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Primera parte: 
Partiendo de las ideas de Arturo Uslar Pietri y Carlos Fuentes realice la descripción 


y análisis del siguiente convento: 


Convento de Santiago Apóstol de Cuilapám 


El Nuevo Mundo para los conquistadores era “una utopía, se trata de una utopía sin 
historia; la civilización y la humanidad le son ajenas. Esta conclusión reclamaba aclarar si la fe y 
la civilización debían ser dadas o no a los indios americanos por los europeos” (Fuentes, 1992). 
La respuesta a esto fue una evangelización a gran escala y una comisión para “civilizar” a los 


pobres indios que jugaban con palos y rocas antes de su llegada. 


Ubicado en el municipio de Cuilápam de Guerrero en la región de los Valles Centrales de 
Oaxaca, México. Dicha edificación se empezó a construir en el siglo XVI, pero lamentablemente 
nunca fue concluido. Su tamaño es considerable, más si hubiera sido terminado. Se especula que 
quedó inconclusa debido a motivos sociales (en Cuilapam la población se había diezmado debido 
a enfermedades infecciosas) y económicos (la iglesia no destino más fondos a su construcción 
enfocándose en invertir en Santo Domingo de Guzmán) Perteneciente a la orden dominica, los 
cuales fueron encomendados la evangelización de los habitantes de Oaxaca. “La Iglesia sabía 
perfectamente que su papel en el proceso colonizador era el de evangelizar” (Fuentes, 1992) y así 


lo hicieron. 


En la actualidad dicho convento dedicado a Santiago Apóstol está en ruinas, sin embargo 
esto no le quita la importancia que tiene para la comunidad de Oaxaca y la historia del arte 
colonial. El INAH (Instituto nacional de Antropología e Historia) administra dentro de sus muros 
un museo con artículos importantes del siglo XVI y en el segundo piso poseen oficinas dedicadas 


a proyectos de restauración. 


Fue construida en secciones, primero la capilla abierta (reservada para los indígenas en 
proceso de conversión), luego la basílica, el claustro, una posada y un noviciado. Constituida por 
tres naves separadas por los arcos de medio punto adornados con formas geométricas y que 
tendrían que haber sostenido el techo. El templo tiene dos torres circulares que alojaban 


campanarios. Cada torre termina en una bóveda cónica que en la punta posee una cruz. 


Como muchas otras iglesias o conventos de la colonia la mano de obra fue indígena. Esto 
se nota en algunos detalles, como que en uno de los muros se hallaron restos de inscripciones que 
se asume fueron realizadas por antiguos mixtecos y el trabajo decorativo en los murales. Hay 
murales monocromáticos y policromáticos que contienen escenas bíblicas y otras escenas 
religiosas que tienen algunas modificaciones como prácticas religiosas, cosmogonía y símbolos 
de la cultura mixteca y zapoteca. También en la sacristía de la basílica tiene paisajes con 
referencia a la geografía de Cuilapan. La combinación de elementos indígenas en el contexto 
cristiano es representación de lo que llegaría a ser lo latinoamericano. Además les “facilitaba” la 
conversión a los pueblos indígenas ya que reconocerían en la iconografía cristiana similitudes a 


su religión precolonial. La aculturación entonces sería gradual. 


Como dice Carlos Fuentes: “En un universo acostumbrado a que los hombres se 
sacrificasen a los dioses, nada asombró más a los indios que la visión de un Dios que se sacrificó 
por los hombres”. Este planteamiento fue, al igual que los anteriores, otra razón (no violenta) por 
la cual tantos indígenas se convirtieron a la fe católica. La práctica del “catolicismo de las Indias 
nunca fue un mero trasplante del español, en ceremonias, invocaciones y en la superstición 
popular se tiño de la herencia de las otras dos culturas” (Pietri, 1986). Además, contaban “con un 
espacio físico protector, donde los viejos dioses podrían ser admitidos, disfrazados, detrás de los 


altares de los nuevos dioses” (Fuentes, 1992). 


La fachada estilo plateresco con tres entradas arqueadas y con un frontón triangular con 


una abertura en el medio. En la parte superior central se encuentra el escudo de armas de los 


dominicanos con un perro al lado, representando a Santo Domingo de Guzmán. Columnas 
estriadas adosadas a los lados de la entrada principal rematan la enormidad de la fachada. La 
falta de puertas da una mirada interrumpida al interior del exconvento. El material utilizado para 


construir siendo la cantera. 


Lo plateresco de la fachada es donde notamos el “proceso cultural, fluido y nunca cerrado 
(...) De allí nace el principal rasgo de la vida americana, su mestizaje cultural” (Pietri, 1986). El 
tono despectivo del nombre de este estilo artístico no tiene nada que ver con las obras que caen 
en esta denominación. Como la mayoría del arte de la época el plateresco quería convertir y 
adoctrinar a los nativos. Reinventan las enseñanzas religiosas tomando en cuenta el uso que 
querían darle. Es el arte de la mezcla, no solo cultural sino artística. Los elementos góticos, 
barrocos y renacentistas hacen de este plateresco americano un estilo único. Pero “de la 
arquitectura colonial, tan rica y original, (...) casi nunca hay referencia alguna a su originalidad 
estilística” (Pietri, 1986). Citando a Fuentes: “Somos indígenas, negros, europeos, pero sobre 
todo, mestizos.” Y este estilo artístico es una muestra de lo que fuimos y lo que llegamos a ser a 
partir de la mezcla. Entre más mezclado estemos y más elementos incorporemos, más ricos 
somos en todos los aspectos. Ya no somos españoles, indígenas O negros, somos 


latinoamericanos. 


Segunda parte: 


Wolfflin estudia el barroco desde el punto de vista formal, él establece cinco pares de 
antinomias que distinguen el estilo clásico del barroco. Seleccione obras del Renacimiento y 


del Barroco e ilustre y explique cada antinomia de cada una. 


El movimiento renacentista alcanzó la cúspide en Italia, en ese momento tanto el artista como 
el filósofo tenían como finalidad comprender el mundo de manera empírica, de esa manera 
desprenderían leyes racionales con las cuales podrían controlar el mundo. Leonardo Da Vinci 
estaba de acuerdo con esto, decía que la pintura era una ciencia exacta y por ende, estaba por 
encima de las otras ciencias. Los pintores del Renacimiento utilizaron diferentes medios para 
tener la comprensión del mundo, entre estos se encontraban la perspectiva y la anatomía. En 


contraparte el Barroco funcionó principalmente como movimiento para propagar la religión al 


servicio de la Contrarreforma, donde predominaban los temas religiosos pero además comenzó a 
vislumbrarse que los representantes del Barroco buscaban desligarse de una esquemática 
anterior. 

Durante el siglo XVI la pintura tuvo un predominio de lo lineal, mientras que a mediados del 
siglo XVII se desarrolló hacia un sentido pictórico. Ambas presentan diferentes concepciones 
para el espectador de percibir el mundo mediante el arte. Es así como Wolfflin expone cinco 
antinomias que diferencian los rasgos renacentistas con los del barroco, de esta manera se 
demuestra el tránsito que existe entre ambas épocas. Heinrich Wolfflin estuvo agrupado con los 
formalistas, es por esta razón que sus antinomias fueron ocasionadas gracias a la respuesta que se 
le realizó al positivismo, el cual creía en el continuo progreso del arte. Mientras que los 
formalistas pensaban que el progreso se repetía constantemente según ciclos periódicos. Otra de 
las cosas que caracterizaba a los formalistas era que se preguntaban por el por qué de los 
cambios de estilos. Por ende, el método se basa fundamentalmente en el estudio de las 
características visuales de las obras. 

Wolfflin explica el desarrollo de las formas visuales como un desarrollo inmanente e 
independiente de las biografías de artistas o de la historia de la cultura. Las formas siguen un 
procedimiento hasta llegar a un punto en las que estas llegan a una suerte de extenuación, para 
que llegue un nuevo artista que producirá un cambio. En ese sentido la forma es un elemento que 
permite expresar los cambios y la mentalidad de una época. La misma también está dada por un 
contexto y proporciona datos sobre el mismo. Con sus antinomias explica el paso del 
Renacimiento al Barroco (el cual es un movimiento con entidad propia y no una degeneración 
del Renacimiento) mediante la transformación de: 

1. Lo lineal a lo pictórico: para el estilo lineal es primordial el dibujo, la línea es lo que contiene 
el contorno del cuerpo, en cambio el estilo pictórico visualiza en masas. Ver de manera lineal es 
sinónimo de ver el contorno del cuerpo, en cambio de forma pictórica lo que cuenta es la primera 
impresión que se recibe de las cosas. 

2. Lo superficial a la profundidad: El fondo no requería de una gran cantidad de detalles. El 
espacio era limitado como forma de hacer alusión al predominio de la razón, pues el ser humano 
tiene una mente limitada. Un gran ejemplo que explicaría esta idea es el cuadro de la Madonna 
Sixtina de Rafael, donde la virgen parece descender desde los cielos con el fondo de una cortina 


a su espalda.. En cambio el fondo en la pintura barroca parece ser infinito gracias al uso del 


claroscuro, donde los personajes parecen emerger del fondo del cuadro en algunas ocasiones. 
Hace referencia a como la Contrarreforma utilizó la pintura para propagar la religiosidad, 
buscando enseñar la misticidad religiosa. En el cuadro de Vásquez de Arce y Ceballos de San 
José con el niño se ve, por ejemplo, cómo los personajes parecen emerger del fondo. 

Además, es importante destacar que los cuadros de las pinturas renacentistas estaban 
establecidos por una verticalidad que se entrecruza de forma perpendicular para crear una idea de 
estaticidad. El mismo tratamiento de quietud en los cuadros vislumbra una idea armoniosa a los 
ojos del espectador. En cambio, en el barroco las líneas de los cuadros están delimitados de 
forma diagonal, si se intentaran unir las líneas se formarían triángulos desiguales. En el barroco 
el punto de fuga suele encontrarse en una esquina del cuadro, el mismo tratamiento diagonal en 
las pinturas crea una visión de movimiento. El dinamismo que se visualiza en los personajes 
suele crear un aire dramático en las pinturas. 

3. La forma cerrada a la forma abierta: Debido a que en el Renacimiento el contorno está 
establecido por el dibujo, se dice que la forma es cerrada porque el mismo se encuentra 
delimitado por el dibujo. Y esto hace que se note más el cambio en las formas abiertas se 
demuestra que no hay diferencia entre el espacio de un dibujo y otro en el Barroco. 

4. La unidad a la multiplicidad: Mientras que en el renacimiento se representa un solo tema 
como las “Tres Gracias" de Rafael, en el barroco se pueden desarrollar diversos en un solo 
cuadro, como ocurre en “Entrada del Virrey Morcillo en el Potosí” de Melchor Pérez de 
Holguín. 

5. Del claro a lo oscuro: La luz de las pinturas renacentistas parecían propagarse por toda la 
pintura creando un ambiente armónico, además de que cada elemento de la composición tiene un 
color propio. Por otra parte, las pinturas del Barroco presentan luz artificial, la cual suele entrar 
por alguna esquina de la pintura enfatizando en un punto en específico creando un ambiente de 
teatralidad. Los pintores del Barroco manejaban diferentes matices de colores en sus obras. Tal 
es el caso de la pintura de La Oración de Jesús en el Huerto de Villalpando, donde la luz es 
artificial y presenta una expresión facial con exceso de dramatismo en Jesús. 

Dicho esto, lo que diferencia a Rafael Sanzio y Cristóbal de Villalpando además de la 
rigurosidad en el dibujo es la diferenciación entre dos épocas. Bien se sabe que el arte es la 
respuesta a un contexto histórico, esto es solo una parte de lo que reflejan las pinturas de cada 


autor. Rafael Sanzio perteneció a la Santísima Trinidad del Alto Renacimiento junto con Da 


Vinci y Miguel Ángel. Desde muy joven tuvo influencia de diversos artistas, al ser pupilo de 
Perugino tomó su influencia para desarrollar amplios paisajes en los que destacan arbolillos con 
hojas claras, una gran simetría en las composiciones y movimientos suaves, además de un gran 
manejo para representar rostros redondos con rasgos menudos. La principal característica de la 
Obra de Rafael es su sentido de la proporción y de la medida. 

Una de las obras de Rafael que presenta los factores renacentistas que expone Wolfflin es la 
pintura al óleo de "La bella jardinera”. En muchas pinturas del Renacimiento se utilizan las 
figuras triangulares para su composición. La bella jardinera está compuesta por las figuras de La 
virgen con el niño y San Juan Bautista, en donde la Virgen funciona como la punta de la 
pirámide. El esquema geométrico le aporta equilibrio y serenidad a la escena. Las tres figuras del 
cuadro están cortoneadas de manera que las figuras se integran adecuadamente al paisaje. Hacia 
el fondo se vislumbra la ciudad con edificios que parecen ser góticos, pero hay mayor 
predominio de la vegetación. El panorama de la naturaleza no presenta colores vivaces, sino más 
bien tonos opacos que simulan una vegetación seca. La bella jardinera es uno de los cuadros que 
recoge las influencias de los pintores que admiró: la imagen delicada de los niños por medio del 
claroscuro, el esfumado en las transparencias del paisaje lejano es influencia de Da Vinci. De 


Miguel Ángel recoge el vigor plástico y la firmeza de las figuras. 


Posteriormente en el barroco hispanoamericano se desarrollaron una gran cantidad de pintores 
que tomaron inspiración de autores anteriores a ellos. Por ejemplo Nicolás Javier de Goríbar 
desarrolló a sus profetas gracias a sus conocimientos bíblicos, así como se inspiró en diversas 
técnicas de color en pintores como Tiziano. Ahora bien, de la vida de Cristóbal de Villalpando 
no se poseen muchos datos. De las primeras pinturas que se tiene información es el retablo de 
Huaquechula en Puebla del año 1675. En sus pinturas se nota la influencia de Rubens. Las obras 
de Villalpando se caracterizan por un fuerte dinamismo, la policromía, era el maestro de los 
matices del color. En su cuadro Adán y Eva en el Paraíso se presentan diferentes episodios de la 
creación. Cabe destacar que se nota la influencia de Rubens gracias a las figuras robustas en 
algunos de sus cuadros. En la esquina de la pintura se visualiza una Guacayama, la cual 
representa una suerte de guiño a lo que es parte de la naturaleza latinoamericana, de esa manera 


incorpora las tradiciones del Nuevo Mundo. 


Ahora bien, una de las características renacentistas es la unidad de la composición, 


perspectiva y anatomía. En la pintura de La Bella Jardinera vemos como lo lineal separa una 
forma de otra radicalmente, las líneas uniformes mantienen la separación del fondo con la triada 
principal, está visión explica rápidamente como los contornos del dibujo separan el dibujo 
principal con el espacio. Mientras que en Adán y Eva en el Paraíso gracias a la visión 
pictórica no hay distinción entre los personajes, aquí los límites desvanecidos favorecen a la 
fusión. Como se mencionó anteriormente el cuadro de Rafael está compuesto gracias al trabajo 
de un dibujo triangular, la virgen María es la parte central de la imagen, los dos pequeños están 
sobre ella en una quietud que está suministrada gracias al trabajo cuidadoso de líneas 
perpendiculares que realizó Sanzio, la estaticidad de las figuras genera en el espectador una 
vibra de armonía y tranquilidad; la suave línea dorada que crea el borde entre la Virgen y la 
naturaleza demuestra la relevancia que poseía en aquel momento la belleza exterior que limitaba 
a la naturaleza, por ende, la visión superficial está presente por el trabajo simplista en el fondo 
vegetativo. En la pintura de Villalpando las figuras poseen la diagonalidad característica del 
barroco, el tratamiento de líneas desiguales causa el efecto de dramatismo en las figuras, así 


como la visión dinámica del movimiento entre una escena y otra. En las obras barrocas la 


aplicación del color, luz y contrastes se organizan en las escenas de forma que el drama alcance 
mayor impacto en el espectador, hay diferentes puntos de luz en la pintura que centran la 
atención en los diferentes momentos de los momentos bíblicos del libro del Génesis, no existe un 
punto de transición entre un episodio y otro, los separa el haz de luz artificial en 
los múltiples escenarios. En La bella jardinera se presenta un momento único, el momento en 
el que la virgen sentada postra su atención sobre los niños con una mirada calmada. Es cierto que 
Rafael utiliza la técnica del claroscuro en su pintura por estar influenciado de Da Vinci, no 
obstante, cada personaje posee un color bastante definido y específico: los diferentes colores 
del vestido de la Virgen son bastante uniformes por ejemplo, así como los colores de la 
naturaleza detrás de ella son de la misma gama de colores. Una de las cosas que caracterizaba a 
Villalpando era su increíble manejo en los matices de colores y en el tratamiento de las telas. En 
su cuadro hay un exceso de vegetación, en donde las tonalidades de verde no se presentan de un 
mismo color como en el cuadro de Rafael, sino que desarrolla diferentes tonos de verde y gracias 
a esto crea una visión al espectador de que hay casi un movimiento realista en los árboles y 
demás personajes. El cuadro está caracterizado por la exuberancia en matices, Villalpando no se 
limitaba en cuanto a la paleta de colores. Hay cierta inclinación hacia la gama de colores cálidos 


como los ocres, marrones o tonos rojizos. 


Tercera parte: 


Análisis histórico plástico de una obra de Arturo Michelena. 


Arturo Michelena es un artista venezolano del siglo XIX, quien provenía de una familia de 
artistas tales como su padre Juan Antonio Michelena y su abuelo materno Pedro Castillo. Desde 
temprana edad demostró talento para el dibujo y el retrato por eso su padre fue uno de sus 
primeros maestros en el arte; a mediados de 1880 el presidente Joaquín Crespo, continuador del 
guzmancismo, le promete al joven artista una beca para estudiar en París y parte con dicho 
propósito en 1885 en la compañía de Martín Tovar y Tovar para estudiar en la Academia Julien, 
en donde ya están estudiando Cristóbal Rojas y Emilio Boggio. En París estuvo en el taller de 


Jean-Paul Laurens quien mantenía la tradición de pintar ambiciosos cuadros académicos y de 


héroes mitificados por la memoria; una corte que Michelena mantiene en su obra debido a la 
poca presencia de compradores y coleccionistas de arte en Caracas cuando el mayor comprador 
de arte para el momento era el propio Estado y los jóvenes artistas debían mantener ese estilo 
solemne de pintar ya que para triunfar en el mundo artístico de Venezuela era necesario tener 
dominio de los escorzos, caballos al galope, cargas de lanceros, fusileros, uniformes, cañones y 
presillas. 

En la trayectoria artística de Michelena, podemos destacar distintas obras como “La Caridad" 
que es un óleo sobre tela de 1888 por el cual obtuvo la categoría “hors concours", que significa 
fuera de la competencia, en el Salón de la Sociedad de Artistas Francesas presentado en el Palais 
des Champs Elysees de París, el cual le permitía participar de los sucesivos Salones parisinos sin 
tener que pasar por el escrutinio del jurado de admisión; sin embargo estas obras quedan exentas 
de de premiación. “ La Caridad” recibió muchos elogios públicos durante la exposición en el 
Salón de la Sociedad de Artistas Franceses en 1888, debido a que sigue una tendencia de 
realismo social y un carácter sombrío propio del periodo artístico francés imperante, denotando 


clara influencia de su maestro Jean-Paul Laurens. 


La escena muestra a la figura principal, una mujer que parece estar enferma, recostada en la 
pared con la cabeza apoyada en una almohada mientras está sentada sobre un colchón tendido en 
el piso con un rostro en penumbra; a los pies de la mujer hay un niño con aspecto saludable en 
actitud de juego. Del otro lado hay una mujer y un niño muy bien vestidos, que generan la 
impresión de ser de una clase social alta, irrumpiendo en el lugar y miran con asombro y cierta 
incomodidad a la enferma al bajar por una pequeña escalera. Hay una fuente de contraluz 
producida por la doble entrada de luz natural proveniente de la puerta de fondo a la izquierda y la 
ventana a la derecha cuya luz cae sobre la mitad inferior del cuerpo de la enferma; a espaldas de 
los visitantes se percibe la perspectiva de la calle que permite reflejar la profundidad del espacio 
externo. Abajo a la izquierda está la firma del artista “ARTURO MICHELENA. PARÍS, 1888” 
Este cuadro ha tenido una larga trayectoria de lugares por donde se ha exhibido, en 1893 recibe 
un reconocimiento internacional al participar en la Exposición Mundial Colonial de Chicago; 
posterior a eso en 1917 “La Caridad” estuvo en el que fue el primer Museo de Bellas Artes en 
su exposición inaugural, cuando el Museo cambia de sede esta obra cambia con él. Sin embargo, 
la obra fue propiedad de personas ajenas a la familia Michelena hasta 1983 cuando el Museo de 
Bellas Artes la compra por fin. 

Otra obra que vale la pena recordar es la primera obra maestra de Michelena, “Carlota Corday 
camino al cadalso” de 1889, un óleo sobre tela que se concibió para ser exhibido en el Pabellón 
de Bellas Artes para la Exposición Universal Internacional de París, el motivo de la obra es una 
tema de la Revolución Francesa. Hace referencia al asesinato de Jean- Paul Marat a manos de 
Carlota Corday, seguidora del partido los girondinos, y las consecuencias de este acto. Este 
cuadro sigue la línea anteriormente mencionadas de atenerse a realizar cuadro académicos con 


estilo realista social, denotando influencia de Laurens. 


Al ser una obra tan grande, 235 x 314 cm de extensión, puede representar las figuras en 
tamaño natural para capturar el momento exacto en el que están escoltando a Carlota fuera del 
lugar de encierro, el cual demuestra ser un lugar rústico por lo acabados en las paredes y suelo, 
para ser llevada a su ejecución. Se dice que es la primera obra maestra de Michelena puesto que 
gracias al dibujo tan solemne que desarrolla el espectador puede sentir la tensión del momento 
representado; también hay que celebrar el trabajo de la luz, esta entra por la puerta (no es 
artificial) y permite observar los detalles del interior, como el rostro de Carlota al salir al 
exterior, enmarcado por un tocado que resalta sus facciones deja ver un rostro joven y despejado, 
mirando al frente sin denotar temor. La luz permite detallar a Carlota salir con las manos atadas 
por la espalda vistiendo una falda vaporosa de múltiples pliegues color azul claro, dejando en 
claro que Michelena es un maestro del color, las telas y la luz. 

Aquí no solo está representada Carlota, sino que va acompañada de cinco distintos hombres, uno 
de ellos parecer ser un sacerdote, otro la autoridad seguido del soldado, también está el carcelero 
y al fondo un pintor. Estos cinco hombres están detrás de Carlota a los lados, algunos, como la 
autoridad, el soldado, que identificamos así por su vestimenta militar y el arma que carga, y el 
sacerdote, parecen tener intensión de acompañarla afuera, estos son los que están a su izquierda. 
A su derecha se encuentran el carcelero, que lo identificamos así por el manojo de llaves que 


carga en el brazo derecho, además viste con un gorro rojo y el traje de los revolucionarios, este 


está encendiendo una pipa la cual le brinda gran luminosidad a su rostro. El último personaje es 
un pintor con buen porte, chaqueta y bufanda propia de la época cuya mirada está fija en la 
escena que ocurre a su alrededor para poder retratarla en el lienzo que tiene frente a él sobre una 
silla; detrás de él hay una pequeña una ventana (no la fuente de luz principal) que deja pasar un 
poco de luz para iluminarlo. Abajo a la derecha está la firma del autor. 

Este cuadro es una de las primeras obras de Michelena que llegó a formar parte de la colección 
de obras del Museo de Bellas Artes de 1918, también participó en la exposición de 
reinauguración del Museo den 1938 ocupando un sitio de honor en esta y en 1977 pasó a estar 
bajo el cuidado de la Galería Nacional de Arte. 

Siguiendo con el transcurso de la carrera de Michelena, podemos terminar este análisis con 
“Miranda en la Carraca”, una obra que nace 1896 cuando Michelena sufría de una grave 
enfermedad pulmonar la cual le impidió terminar ciertos cuadros como “La Última Cena”. En el 
ochenta aniversario de la muerte de Francisco de Miranda se hace la Apoteosis al prócer entre el 
03 y el 05 de Julio de ese mismo año, durante esta celebración el Joaquín Crespo incorporó al 
palacio federal una exposición en la que se presentaron obras de Martín Tovar y Tovar, Antonio 
Herrera Toro y Emilio Jacinto Mauri mientras que para el Palacio de Gobierno, Cipriano Castro 
había ordenado la presentación de esta obra que ganó rápidamente la aprobación del público y se 
convirtió en el centro de la Apoteosis pues se convertía en un ícono del prócer. “Miranda en la 
Carraca” fue comprada días más tarde por el Estado por 40.000 bolívares y mudando su 


residencia al Teatro Municipal, se le otorgó una medalla de oro al autor por esta obra. 


Para la composición del cuerpo de Miranda, Michelena parecer haberse inspirado en otras 
Obras para dar con el resultado obtenido pues podemos ver a un Miranda en postura reflexiva al 
tener su cabeza posada sobre el brazo derecho, además tiene un cuerpo grande y fuerte al 
compararlo con el tamaño y disposición de la cabeza; se dice que Michelena había tomado el 
cuerpo del historiador venezolano Eduardo Blanco como ejemplo, el cual vistió con un traje civil 
que es muy poco probable utilizara en esos días. En el desarrollo del rostro también podemos ver 
cómo utilizó obras pasada en la composición, puesto que ese mismo año había realizado un 
retrato de perfil del prócer en donde utilizó los mismos rasgos para caracterizarlo; en el rostro de 
Miranda encontramos finas cejas negras, labios delicados, llenas de expresión bastante marcadas 
por todo el rostro, grandes ojos con bolsas debajo de ellos para denotar cansancio y edad, 
también hay marcadas entrada en la frente y un zarcillo dorado en la oreja izquierda. 

La escena nos muestra a Miranda durante su estadía en que calabozo que habitó desde 1814 
hasta su muerte en 1816; hay un marcado estilo neoclásico que lo muestra a cuerpo entero en su 
celda con una mirada fuerte y fija que se vuelve el centro de la obra al cargarla de un efecto que 
acerca al espectador a la obra por lo conmovedor y cargado de la escena. La composición de 
esta escena generar un efecto en el desarrollo del carácter del personaje, pues el autor lo dotó de 
un tremendo poder en la mirada, imponente y solemne, de la mano con su tendencia de 


representar héroes mitificados por la memoria. 
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